Arte y espiritualidad 

Durante gran parte de la historia occidental, arte y religion han estado entrelazados. 
Bajo el mecenazgo de la Iglesia catolica, artistas medievales y renacentistas como 
Giotto, Fray Angelico, Miguel Angel y Rafael dieron forma visual a las ensenanzas 
eclesiasticas y produjeron grandes obras maestras . De no haber sido por el 
cristianismo hoy no conoceri'amos las asombrosas esculturas y vitrales de la catedral 
de Chartres, ni tampoco el ciclo de frescos de la Capilla de la Arena de Giotto, en 
Padua, ni las pinturas de la Capilla Sixtina de Miguel Angel. Pero el arte religioso 
superior no es exclusivo de Occidente. Antes que La Ultima Cena de Leonardo 
existieron estupas budistas en el Tibet, Indonesia, India y Tailandia, las piramides 
mayas de Teotihuacan y estatuillas de la fertilidad y fetiches tribales africanos. Hubo 
que esperar a despues de la Reforma, con la extension del comercio, la 
nacionalizacion del cristianismo y la secularization de la cultura, para que la 
production artistica occidental se desvinculara de la religion, aunque los artistas 
siguieron inspirandose en personajes y pasajes bi'blicos, que ya formaban parte de un 
legado cultural comun. 

Las imagenes religiosas persistieron hasta el advenimiento de la modernidad, a finales 
del siglo XIX, cuando la alianza entre el arte occidental y la religion organizada se 
diluyo por completo. A raiz de los movimientos vanguardistas pan europeos que 
prometi'an erradicarlas viejas costumbres y tradiciones, los pioneros de la modernidad 
pasaron a identificar la religion con las fuerzas reaccionarias y autoritarias que estaban 
siendo derrocadas en todo el mundo. Se distanciaron de las creencias religiosas 
ortodoxas, pero mantuvieron una retorica de trascendencia y espiritualidad, 
configurando asi la conception del arte como practica sagrada en si' misma. En su 
influyente ensayo de 1910 De lo espiritual en el arte, Vassily Kandinsky hablaba de las 
«profundas rai'ces del pensamiento mi'stico interior», con lo cual desplazaba la 
experiencia de la espiritualidad de la religion al ambito del sentimiento personal. 1 Otros 
artistas, incluidos Piet Mondrian, Kasimir Malevich, Arthur Dove y Marsden Hartley, se 
adhirieron a la corriente de la teosofia, una filosofia no tei'sta fundada en las 
ensenanzas del hinduismo y el budismo que alentaba a buscar la verdad a traves de la 
revelation personal, la fraternidad universal y el extasis espiritual. 



Teotihuacan. Vista de la calzada de los Muertos desde la Piramide de la Luna, hacia 150 ane. 


1 KandinskiV, Vasilii Vasil'evich (2008). De lo espiritual en el arte : contribucion al analisis de los elementos pictoricos. 
Barcelona. Paidos Iberica. (Col. Paidos estetica, 24). 14 a impr. 116 pags. 

Vertambien Tuchman, Maurice (1986). The spiritual in art: abstract painting, 1890-1985. Los Angeles. Los Angeles 
County Museum Art. 
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Andres Serrano: Piss Christ , 1987. Cibacrom, silicona y plexiglas. 24 2 ,6 x 157,5 x 2,5 cm. 
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La escision entre espiritualidad y religion oficial ofrecio a los vanguardistas vi'as 
catalizadoras liberadoras. Desembarazados de una fe establecida y sus 
representaciones, descubrieron la posibilidad de elegir sus temas pictoricos, o incluso 
de prescindir de tema. Siguieron reverenciando a los grandes del pasado, pero 
centrandose mas en las propiedades formales que en el contenido de su obra. (Ambas 
cosas llevaron a la abstraccion.) Y se sintieron autorizados a adoptar la exquisita 
deformacion del arte africano por si misma, despojada de su funcion ritual (lo cual 
condujo concretamente al cubismo). Despues de la Segunda Guerra Mundial, la 
distincion de la forma religiosa del tema pictorico habi'a llegado a tal punto que las 
creencias religiosas de un artista eran irrelevantes a la hora de encargarle una obra. 

La Capilla Rothko de Houston, por ejemplo, es un lugar de meditacion creado por 
catolicos para albergar las pinturas de Mark Rothko, judi'o, y concebido a modo de 
santuario no sectario. Otras obras que traspasaron las fronteras religiosas fueron las 
pinturas abstractas de entre 1958 y 1964 con las que el judi'o Barnett Newman 
represento el Via Crucis. Cuando en la decada de 1960 Joseph Beuys adopto una 
vertiente del chamanismo que abogaba por un retorno a las formas animistas 
preoccidentales de ritual, por ejemplo, impartir una conferencia a una liebre muerta o 
compartir una jaula con un coyote salvaje, la erradicacion de todo vestigio de religion 
en el arte espiritual era absoluta. 
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Barnett Newman: Estaciones del Via Crucis, 1958-1964. 14 paneles. 197.8 x 153.7 cm. cada 
uno http://www.youtube.com/watch?v=Gkl1erbB9-Q 
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Joseph Beuys: How to Explain Pictures to a Dead Hare. Performance. 26 de noviembre de 1965. 


Desde que la espiritualidad abstracta ha sustituido a la religion en el arte moderno y 
contemporaneo, quienes conocen el mundo del arte por dentro y los observadores 
externos han tendido a asumir que arte y religion han devenido antagonistas naturales. 
En 1979 la critica Rosalind Krauss hablo de una «escision absoluta» entre arte y 
religion tras la desacralizacion del arte en el siglo XIX. 2 Dicha escision resulto 
especialmente visible en las decadas de 1980 y 1990, cuando estallo la polemica en la 


2 Kraus, Rosalind, «Reticular» (1980). En: Kraus, La originalidad de la vanguardia y otros mitos modernos. Madrid. 
Alianza. 1996, pag.12 del original. 
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escena artfstica estadounidense. Lo primero fue el Piss Christ, 1987, de Andres 
Serrano, la fotografi'a de un crucifijo de baratillo sumergido en orina: suscito un 
acalorado debate acerca de la financiacion oficial de las artes, justified las cri'ticas 
conservadoras y, para algunos, encarno la expresion definitiva de la total decadencia e 
irreligiosidad del arte. La segunda controversia estallo en 1999 y, tal como se dice en 
el capitulo 10, tuvo que ver con la exposicion de la obra de Chris Ofili Holy Virgin Mary, 
1996, en el museo de Brooklyn. Un ano despues el museo fue censurado de nuevo 
por exhibir la pieza de Renee Cox Vo Mama's Last Supper, 1996-2001, una version 
revisada de la gran obra de Leonardo con apostoles afroamericanos y un Cristo mujer 
con los pechos al aire. En 2001 una joven artista chicana llamada Alma Lopez se 
coloco en el ojo del huracan con ocasion de una exposicion en el Museo de Arte 
Folclorico Internacional de Santa Fe, Nuevo Mexico, en la que retrato a la Virgen de 
Guadalupe como una mujer moderna con bikini de rosas. 



Chris Ofili: Holy Virgin Mary, 1996. Acrilico, oleo, resina, collage de papel, purpurina.chinchetas 
de colors y bofiiga de elefante sobre lienzo. 243,8 x 182,8 cm. 
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Renee Cox: Yo Mama's Last Supper, 1996-2001 .Montaje fotografico en cinco paneles. Cada uno de 78,7 cm 2 . 



Alma Lopez: Our lady, 2001. Impresion Iris sobre lienzo. 44,5 x 35,6 cm. 

Todos esos episodios tuvieron distintas causas y consecuencias, pero difundieron la 
creencia que los artistas que se apropiaban de si'mbolos religiosos lo hacian para 
expresar su animadversion hacia la religion y, por ende, denigraban la fe. Pero la 
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situacion era mucho mas matizada. Todos los artistas acusados de sacrilegio 
profesaban una religion, y no eran falsos creyentes. (Ofili y Lopez son catolicos 
practicantes.) Por extrano que parezca, no solo la derecha conservadora y religiosa 
interpreto sus obras como una mofa de la religion; tambien lo hicieron la critica del 
arte, los comisarios y otros conocedores del medio, incluso cuando los artistas 
cuestionados lo negaron. Esas presunciones criticas han conducido a creadores que 
abordan la religion como creyentes a camuflar sus temas, o a expresar abiertamente 
su devocion. Y, por supuesto, tambien estan los que si que desafian a la religion 
organizada. En cualquier caso, si se echa un vistazo al abanico del arte 
contemporaneo que incorpora la espiritualidad, queda claro que la division entre arte y 
religion se ha exagerado hasta la hiperbole. Por razones que nos retrotraen a la 
relacion tradicional entre arte y religion, los artistas han continuado inspirandose en 
fuentes religiosas y creencias espirituales frente a la indiferencia, e incluso la 
resistencia, del establishment artistico. En culturas diversas y desde siempre, el arte 
ha recurrido a metaforas e imagenes para dar forma a fuerzas invisibles. Y ha servido 
para vehicular preguntas esenciales como: <^a que hemos venido?, ^que significado 
tiene la vida?, <j,y la muerte?, ^hay algo mas alia del mundo que conocemos?, <j,guian 
fuerzas ocultas las acciones de la humanidad y las catastrofes naturales? o ^que es el 
bien y que es el mal? Son interrogantes demasiado esenciales como para quedar 
arrinconados por el arte contemporaneo. 3 



Andres Serrano: AIDS Related Death III (Muerte relacionada con el SIDA III), 1992. De la serie The 
Morgue. Fotografia en cibacrom, silicona, plexiglas y bastidor de madera. 124,5 x 152,5 cm. 

Hoy en dia las religiones no perpetuan el tipo de mecenazgo que dio lugar a la Capilla 
Sixtina o los frescos de la Capilla de la Arena y, como es logico, los artistas 
contemporaneos rara vez sirven a la religion mediante la creacion de imagenes 
liturgicas o la ilustracion de textos sagrados. Sin embargo, si que recurren al 
simbolismo visual y literario de la religion para sus fines. Pese a su titulo provocativo, 


3 Entre las publicaciones que abordan el arte contemporaneo y la religion destacan: Morgan, David y Promey, Sally 
(eds.) (2001). The visual culture of American religions. Berkeley y Los Angeles. University of California Press; Elkins, 
James (2004). On the strange place of religion in contemporary art, Nueva York. Routledge; Heartney, Eleanor (2004). 
Postmodern heretics. The catholic imagination in contemporary art. Nueva York. Midmarch Art Press. 
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el Piss Christ de Serrano se inspiraba en las seducciones del arte catolico tradicional. 
Pertenecfa a una serie de fotograffas de reliquias religiosas vistas a traves de liquidos 
como sangre, leche o agua a fin de dotarlas de un aura de belleza sobrenatural. 
Representaban la sangre de Cristo, la leche de la Virgen y, una nota tal vez mas 
oscura, el semen de Dios como los elementos a traves de los cuales el milagro de la 
encarnacion de Cristo posibilitaba la redencion humana. Serrano, de familia catolica, 
apela con frecuencia a pinturas religiosas canonicas, apropiandose de sus 
composiciones, iluminacion y colores sensuales para otorgar cierta presencia mistica a 
temas contemporaneos. A titulo de ejemplo, su serie «Morgue» de 1992 se compone 
de imagenes de cuerpos tomadas con un encuadre y una iluminacion esmerados en 
un deposito de cadaveres. Todos habian ido a parar alii a resultas de una muerta 
violenta e inesperada, pero en manos de Serrano sus cuerpos se transforman y 
evocan motivos religiosos como la Navidad o el Descendimiento de la cruz. En 
conjunto expresan uno de los grandes objetivos del artista: nada menos que una 
exploration seria y respetuosa de la relation entre cuerpo y alma tal como se presenta 
en el arte religioso. 



Andres Serrano: Blood transfusion resulting in Aids, 1992. De la serie The Morgue. Fotografia 
en cibacrom, silicona, plexiglas y bastidor de madera. 125,7 X 152,5 cm. 

Kiki Smith, de bagaje tambien catolico, utiliza el simbolismo religioso de forma critica, 
con representaciones tradicionales de la Virgen y santas que acusan al catolicismo de 
promover mensajes contradictories respecto a la condition de mujer. Virgin Mary, 

1993, es una figura femenina de cera con la piel arrancada y los brazos extendidos 
que alude al coste de la sumision a la voluntad de Dios. Otra escultura, Mary 
Magdalene, 1994, es una adaptation de la obra homonima de 1455 de Donatello, pero 
en lugar de retratar a la legendaria ex meretriz en sus ultimos anos como una ermitana 
medio loca y demacrada, la muestra con el cuerpo desnudo, no cubierto con pieles de 
animal, sino con una capa de vello corporal, y le devuelve su pasada sensualidad 
dotandola de formas voluptuosas. As \ Smith destaca su negativa como mujer 
contemporanea a aceptar la oposicion tradicional cristiana entre piedad y sexualidad. 
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Kiki Smith: Virgin Mary, 1993. Bronce con incrustaciones de plata. Dimension natural. 



Kiki Smith: Mary Magdalene, 1994. Bronce y acero forjado. 152.4 x 52.1 x 54.6 cm. Donatello: Maria Magdalena, hacial 1453- 
Vendida por Christie’s de Nueva York el 16 de noviembre de 1999 por 178.500 $ 1455. Madera. 188 cm. 
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Tambien aparecen iconos religiosos femeninos en la obra de Mariko Mori, que llena 
sus instalaciones, videos y fotografias con representaciones al estilo pop de diosas 
sintoistas y santos budistas. Mori se gano el reconocimiento internacional con una 
serie de fotografias escenificadas en las que parodiaba los rigidos roles que la 
sociedad japonesa contemporanea impone a las mujeres, presentandose como una 
ciberprincesa, una diosa sintoista, una geisha y una mujer de a pie. Las obras de Mari 
han adquirido una calidad tecnica asombrosa. La artista experimenta con imagenes 
digitales, realidad virtual y otros efectos especiales que apelan a formas ancestrales y 
antimaterialistas de espiritualidad. En el video Pureland, 1998, Mori, con un kimono de 
color melocoton, flota en el cielo mientras unos musicos de comic descienden sobre 
ella. La fusion entre espiritualidad budista-sintoista y ciberrealidad alcanza su cuspide 
en Wave UFO, 1999-2002, una gigantesca nave espacial que Se instalo en el atrio 
acristalado de un edificio de oficinas de Manhattan. Los visitantes que penetraban en 
ella eran conectados a unos electrodos que monitoreaban sus ondas cerebrales y 
generaban un espectaculo luminoso, que respondia en parte a Su actividad cerebral y 
en parte a una animation grafica preprogramada. Pese a su estetica kitsch, la finalidad 
de Mori no es satirica, sino sincera; su intention es senalar que la sobreestimulacion 
sensorial de la tecnologia moderna puede transportar a los espectadores a un estado 
de conciencia universal e iluminacion. 



Mariko Mori: Pureland, 1998. Fotografia en color sobre vidrio. 
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Mariko Mori: Wave UFO, 1999-2002. Interfaz de captacion de ondas cerebrales, cupula de 
vision, proyector, sistema informatico, fibras de vidrio, Technogel®, acrilico, fibra de carbono, 


aluminio y magnesio. 4,9 x 11,3 x 5,3 m. 



Shahzia Sikander: SpiNN, 2003. Animacion digital. 6 minutos 33 segundos 
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Shahzia Sikander tambien incorpora iconograffa religiosa en su obra. Basandose en su 
profundo estudio de las tecnicas tradicionales de pintura miniaturista del sur de Asia, 
combina las practicas de los rajputs hindues y los mogoles musulmanes (ya en si 
hibridas) con motivos del arte renacentista occidental. Sus composiciones, a escala de 
manuscrito y con el formato de las miniaturas tradicionales, son tan complejas y 
seductoras como sus precedentes aunque, examinadas de cerca, permiten apreciar 
anomalias. Animales mitologicos, mujeres desnudas con velos transparentes, diosas 
hindues y fragmentos de paisajes aparecen desmantelados y mezclados de un modo 
que establece un paralelismo con la identidad de Sikander como artista desplazada de 
su Pakistan natal a Estados Unidos. En Entanglement, 2001, dos figuras con cuerpo 
de serpiente aparecen encarceladas tras un par de escopetas con el canon retorcido. 
En Sly Offering, 2001, se ve a dos mujeres cara a cara, una vestida con un sari y la 
otra, de fisionomia occidental, desnuda, bajo una hueste de angeles asiaticos. 

Sikander tambien ha combinado la animacion digital con sus pinturas, y ha creado 
disposiciones caleidoscopicas de imagenes que cambian lentamente, solapando 
textos y simbolos con composiciones de aspecto tradicional. Con tales obras a la vez 
acata y rompe las normas de la tradicion miniaturista, sugiriendo que el arte, la 
tradicion, la identidad y la espiritualidad estan sujetos a procesos de cambio. 



Shahzia Sikander: Sly Offering, 2001. Color vegetal, pigmento seco, acuarela, te y tinta sobre 
papel wasli tratado a mano. 20,6 x 12,7 cm. 
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Trenton Doyle Hancock: Plate of Shrimp, 2012. Acrilico y tecnica mixta sobre lienzo. 


Trenton Doyle Hancock, cuyo padrastro era pastor baptista, credo inmerso en la 
retarica del Libro del Apocalipsis, que narra la rebelion de Satan contra Dios en el 
Apocalipsis y culmina con el segundo advenimiento de Cristo y la separation entre 
justos y pecadores como recompensa eterna. Como es logico, dada la fuerza de esta 
saga, la obra de Hancock esta impregnada de su espiritu. Su cronica sin titulo iniciada 
en 1998 y aun en curso es una narration ficticia de la batalla epica entre Mounds, 
unos seres que reunen caracteristicas de arboles, animales y personas y representan 
la naturaleza y la sensualidad, y Vegans, unos humanoides que viven bajo tierra, son 
vegetarianos, puritanos y daltanicos y estan empenados en dominar el mundo. El 
relato, que arranca en 2000, ha dado vida a un universo global retratado en pinturas 
que cubren las paredes de estancias enteras y combinan diversos estilos pictaricos 
con retales de tela o piel falsa en bianco y negro y texto narrativo con impacto grafico. 
Las palabras se arremolinan en espirales explosivas sobre figuras y paisajes 
surrealistas, se entretejen con imagenes en estampados casi abstractos o las 
encabezan a modo de pies de foto en los que narran la historia apocaliptica de la 
infancia catalica evangelista del artista, actualizada, reimaginada y tan potente como 
siempre. The Ossified Theosiphied (Harmony), 2005, reproduce un momenta algido de 
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la historia, en el que un pastor vegano propone domar a su pueblo indisciplinado 
haciendole ver en color a traves de una «maquina milagrosa», progreso que refleja la 
idea de que el placer optico (metafora evidente del arte) puede desempenar una 
funcion redentora. 



Trenton Doyle Hancock: The Ossified Theosiphied (Harmony), 2005. Grabado en color. 49,5 x 
63,5 cm. MOMA, Nueva York. http://www.youtube.com/watch?v=OgZWI1ut_Jk 



Trenton Doyle Hancock: The Former and the Ladder or Ascension and a Cinchin, 2012. Acrilico 
y tecnica mixta sobre lienzo. 213,4 x 335,3 cm. 
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Mark Wallinger: Study for 10000000000000000 (detalle), 2012. 


Mark Wallinger, criado en la tradicion de la Iglesia anglicana, tambien representa 
textos bi'blicos, pero sortea los reinos de la fantasia y la imaginacion. Para el, la vida 
cotidiana brinda material suficiente para meditar sobre el cielo, el infierno, la muerte y 
las creencias, material que el procesa en videos, fotografias, esculturas e 
instalaciones. Una de sus obras mas conocidas, Ecce Homo, 1999, representa a 
Cristo antes de la crucifixion, encarnado en un joven con taparrabos y corona de 
alambre de puas. Instalada en un pedestal en Trafalgar Square, la escultura 
contrastaba con el monumento a Nelson, el emblema del nacionalismo y poderio naval 
britanico. Wallinger tambien ha adoptado un alter ego, el de Blind Faith. Como sugiere 
el nombre, el personaje es ciego. Lleva baston bianco y gafas de sol, camisa blanca y 
corbata negra. En el video de 1997 Angel, pronuncia una version tergiversada e 
invertida de los primeros cinco versos del Evangelio de Juan mientras sube hacia atras 
por la escalera mecanica descendente de la estacion de metro londinense de Islington. 
En las escaleras adyacentes los pasajeros suben y bajan con normalidad, pero la 
orientacion de Blind Faith hace que parezca que vayan al reves. Cuando Blind Faith 
acaba de recitar, se da media vuelta, sube hasta el final de la escalera y desaparece, 
como un profeta que se hubiera asomado un instante a la vida urbana contemporanea. 
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Mark Wallinger: Ecce Homo, 1999. Resina marmolizada blanca, pan de oro y alambre de puas. 
182 cm. De altura. Instalacion en Trafalgar Square, Londres, julio de 1999-febrero de 2000 



R. B. Kitaj: If Not, Not, 1975-1976. Oleo sobre lienzo. 152,4 x 152,4 cm. Scottish National 

Gallery of Modern Art, Edimburgo. 
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Tal como demuestran estos ejemplos, los artistas contemporaneos que abundan en 
las tradiciones cristiana, budista, hindu y musulmana tienen a su alcance una pletora 
de referencias visuales. El arte judi'o, que prohibe las imageries de Dios, ha sido mas 
abstracto y simbolico. Un factor que cobra presencia en las representaciones de la 
espiritualidad hebrea es la complejidad de la identidad judia. ^Son los judios miembros 
de una religion comun, un grupo etnico, una nacion o un conjunto de tradiciones 
culturales? Segun quien conteste, la respuesta podra incluir todo o nada de eso. R. B. 
Kitaj expresa las multiples facetas de la conciencia judia en cuadros de imagenes 
caleidoscopicas ejecutadas en estilos eclecticos con rasgos del expresionismo, el 
cubismo, el surrealismo, el primitivismo y el realismo. Sus variados temas engloban 
desde su propia sexualidad hasta la polftica del siglo XX. Algunas obras incluyen 
simbolos de transporte y encarcelamiento, como trenes, chimeneas, maletas y 
escaleras de mano, en alusion al auge del fascismo y a la experiencia judia del 
Holocausto. If Not, Not, 1975-1976, contiene una imagen de la torre de entrada a 
Auschwitz, una referencia explicita. En otras obras, como The Jewish Rider, 1984- 
1985, hay alusiones mas sutiles: una figura con vestimenta contemporanea viaja en un 
tren con relativa comodidad, pero una cruz y una chimenea en el paisaje que se ve por 
la ventana y un maquinista autoritario en el fondo del vagon remiten a los trenes que 
transportaron a judios a los campos de concentracion ya su posterior muerte. 
Independientemente del paso del tiempo y de la diversidad de la identidad hebrea, el 
legado del Holocausto acecha en algunas de las obras mas imponentes de Kitaj. 



Scottish National Gallery of Modern Art, Edimburgo. 
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Archie Rand, fan de las tiras comicas y las novelas graficas (entre cuyos ilustradores, 
segun ha senalado, figura una alta proportion de judios), ha creado en sus lienzos el 
equivalente contemporaneo a los cuentos judios tradicionales. Su ciclo de 2002 The 
Nineteen Diaspora Paintings, por ejemplo, narra pasajes biblicos con un estilo grafico 
vago, con los dialogos de los personajes en bocadillos. Se trata de relatos 
tradicionales combinados con referencias contemporaneas. En Cain and Abel unos 
agentes se llevan a Cain y un fotografo de la policia inmortaliza el escenario del 
crimen. Salomon se encarna en un obrero de la construction que erige su templo 
mientras el profeta Elias asciende a los cielos a bordo de una nave espacial. Otro 
ciclo, The Eighteen: Blessings at the Heart of Jewish Worship, 1998, prescinde de 
imagenes figurativas: los cuadros comunican mediante colores y formas abstractas el 
significado emocional de cada una de las 18 bendiciones que se pronuncian en el 
templo en los servicios diarios. En la misma linea, las Chapter Paintings, 1989, 
combinan imagenes de la cultura pop con simbolos judios tradicionales para explicar 
las divisiones de la tora. Con estas obras Rand se dirige al mundo actual, revitalizando 
la sensation de urgencia moral en parabolas que podrian parecer meras convenciones 
de epocas pasadas. 



Archie Rand: Cain and Abel de la serie The Nineteen Diaspora Paintings, 2002. Acrilico sobre 

tela. 121,9 x 162,6 cm. 

Helene Aylon tambien explota la tradicion literaria judia, pero para sacar a relucir la 
exclusion de las mujeres de ciertas partes del ritual judio y refutar los mensajes 
patriarcales de la tora. Para ella, de formation ortodoxa y casada con un rabino siendo 
aun adolescente, la tradicion judia se encierra en ocasiones en un sistema asfixiante 
cuyas ortodoxias deben ser desafiadas en nombre de la igualdad de sexos. Su obra, 
basada en textos, refleja la condition de los judios como «pueblo de Dios», y su 
revision de los textos sagrados desde un punto de vista feminista se inscribe en 
definitiva en la tradicion judia de la midrash, la exegesis biblica, en la que se hallan 
sumidos los eruditos hebreos desde hace milenios. En su instalacion de los cinco 
libros de la tora, The Liberation of G-d, 1990-1996 (la omision de la «o» responde a la 
tradicion judia de no pronunciar el nombre de Dios), Aylon ha incluido un video en el 
que marca los libros para destacar las frases que subrayan presunciones, rituales y 
leyes que denigran a las mujeres. En un texto que acompana la obra la artista 
argumenta que esas injusticias no son inherentes a la religion; escribe: «l look into the 
passages / where patriarchal attitudes / have been projected onto / G-d / as though 
man i has the right to have / dominion / even over / G-d». La obra de Aylon propone 
llevar a cabo un tikkun, ritual de sanation, para reparar el dano que esos errores han 
ocasionado a la relation de los judios con el Divino. 
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Helene Aylon: The Liberation of G-d, 1990- 



1996. Instalacion en el Museo Judi'o, Nueva York. 


Grisha Bruskin credo en la Rusia sovietica, donde los judi'os tenfan prohibido practicar 
su religion y estaban estigmatizados. Con los anos, el artista estudio el judaismo y, 
tanto mientras vivia en la Rusia sovietica como despues en Estados Unidos, ha creado 
una obra basada en las mitologi'as hebrea y sovietica, cada una de las cuales cuenta 
con sus escrituras y reliquias sagradas, misiones mesianicas y un pueblo elegido. Su 
serie de 1984 «Alefbet» surgio a raiz de su lectura de la cabala, la filosofia judi'a 
basada en la interpretation mfstica del Antiguo Testamento. La serie consiste en 
pinturas y esculturas de figuras vestidas con el atuendo tradicional judi'o, todas 
equipadas con un «atributo» al modo de los iconos rusos. Bruskin da un nuevo giro a 
los atributos que por tradicion identifican el papel o la position social de la figura. Los 
extrae de la tradicion y el folclore judi'os, pero no los confina a su significado 
tradicional. Por ejemplo, en Vision, 1998-1999, una figura de ojos desproporcionados 
sugiere el don de anticipar el futuro; en otro cuadro, mascaras de animales sobre 
figuras humanas reflexionan sobre la prohibition del Segundo Mandamiento de 
representara personas. Y si «Alefbet» expresa el potencial liberadorde la mitologia 
judia, «Birth of the Hero», 1985-1988, aborda la embrutecedora deshonestidad de la 
sovietica: los cliches festivos se personifican en estatuas de acero inoxidable o bronce 
pintado de estereotipos sovieticos de rostro inexpresivo, como el soldado, el joven 
colonizador, el obrero y el atleta. Al igual que en «Alefbet», cada figura luce un 
atributo, muchos de los cuales subrayan la absurdidad del credo sovietico oficial. Entre 
ellos figuran aviones de combate en miniatura o replicas del mausoleo de Lenin. En 
conjunto, las dos series evocan las dos caras del mito, una como fuente para la 
introspection y el conocimiento profundo de si' mismo y la otra como sistema 
autoritario de control civil. 
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Grisha Bruskin: Alefbet-Lexicon #6, 1989 (detalle) 
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Grisha Bruskin: Birth of the Hero, 1985-1988. 15 esculturas. 


La dualidad expresada en las dos series de Bruskin es ilustrativa de un conflicto que 
suele impregnar la obra de los artistas surgidos de la tradicion judeocristiana, 
herederos del supuesto enfrentamiento entre arte contemporaneo y religion. En 
cambio, para los artistas que trabajan con otras tradiciones espirituales, el arte 
siempre ha constituido un elemento vital de adoracion religiosa y exploracion espiritual, 
sin que se haya producido ruptura alguna. Montien Boonma, por ejemplo, era budista 
practicante y en sus obras empleaba materiales y objetos rituales, que conjugaba con 
formas naturales y arquitectura budista. Algunas de sus esculturas consisten en 
recipientes budistas para limosnas «pintados» con hierbas curativas y apilados a modo 
de columna que encierra en su interior campanas de ceramica. En otras obras 
Boonma, fallecido de cancer en 2000, abordo la irrealidad del sufrimiento y la 
continuidad de la vida a traves de la reencarnacion. Su House of Hope, 1997, es un 
espacio meditativo al que se entra subiendo por unos sencillos escalones de madera y 
atravesando una cascada de larguisimos rosarios budistas de oracion cuyas cuentas 
estan hechas de hierbas medicinales. Melting Void: Molds for the Mind, 1999, es otra 
pieza interactiva y meditativa. Construida con fragmentos de moldes usados para 
hacer un busto escultorico de Buda, invita al espectador a colarse en su interior, 
sumirse en la oscuridad y olvidar el barullo de la vida diurna. Mediante obras como 
estas Boonma creo espacios que parecian existir fuera de las coordenadas 
espaciotemporales normales. 


Montien Boonma: Melting Void: Molds for the Mind, 1999. Metal, hierbas. 
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Montien Boonma: House of Hope, 1997. Rejilla de acero, hierbas y medicamentos chinos. 


Como el budismo, las religiones hi'bridas nacidas de la fusion de las tradiciones 
africanas, precolombinas y cristiana tienen continuidad propia. Jose Bedia es un 
iniciado en palo monte, una religion afrocubana cimentada en los rituales del Congo y 
la experiencia de la esclavitud en el Nuevo Mundo sufrida por los fundadores de la 
religion. Bedia ha combinado sus conocimientos sobre palo monte, que honra a 
arboles del bosque como a espiritus reverenciados, con un estudio de los rituales de 
los indios lakota de Dakota del Norte para crear esculturas, dibujos e instalaciones 
profundamente espirituales y furiosamente politicos, pues celebran el panteismo y la 
resistencia a la colonization. Una figura recurrente en la obra de Bedia es Sarabanda, 
un negro legendario que trabajo en el ferrocarril y defendio al pueblo cubano. En el 
Institute of Contemporary Art de Filadelfia, en 1994, en una instalacion titulada De 
donde vengo, Bedia coloco una inmensa figura voladora de Sarabanda sobre un viejo 
motor de seis cilindros de un Cadillac «plantado» con ramas, en lo que evocaba los 
talismanes de la buena suerte y la virilidad de palo monte. En la instalacion de 1992 
Brevlsima relation de la destruction de las Indias, alzaba la voz contra las amplias 
celebraciones del quinto centenario del «descubrimiento» de America por parte de 
Cristobal Colon. La instalacion englobaba una section titulada «La llegada de Dios», 
que consistia en tres pieles de animal clavadas a una pared en una contracrucifixion 
que conmemoraba el genocidio de los pueblos nativos por parte de los conquistadores 
cristianos. En esas obras Bedia se sirve del lenguaje visual de los rituales para 
destapar la sempiterna conexion entre religion y politica. 
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Jose Bedia: Nsusu, 2010. Acrilico t crayon de oleo sobre papel. 120 x 240 cm. 
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Jose Bedia: De donde vengo, 1994. Tecnica mixta. 


La obra de Ana Mendieta tambien incorpora creencias precolombinas y afrocubanas. 
Mendieta, fallecida en 1985 al caer por una ventana, utilizo su propio cuerpo en obras 
concebidas para explorar las fronteras entre los mundos material y espiritual. Mendieta 
emigro de Cuba a Iowa en 1961 a los trece anos bajo los auspicios de la Operacion 
Peter Pan, un programa organizado por la Iglesia catolica estadounidense para sacar 
a ninos de la Cuba castrista. Esa separacion traumatica de sus padres y su pais natal 
dejo una huella indeleble en su conciencia y se convirtio en el trasfondo de gran parte 
de su arte. Influida en un principio por la performance ritualista de Bruce Nauman, 
Carolee Schneemann y Vito Acconci, Mendieta visito Mexico en 1973, lo que desperto 
en ella el interes por su herencia cubana. Entonces empezo a incorporar en su obra 
referencias al catolicismo colonial espanol, a practicas afrocubanas como la santeria, 
la abakua y palo monte, y a la adoracion a la naturaleza de las religiones caribenas 
indigenas. Mendieta es conocida sobre todo por sus «Siluetas», una serie de obras en 
las que fusiono su cuerpo con la naturaleza, ya fuera de forma literal, echandose 
desnuda en distintos entornos (a veces cubierta de barro, hierba o flores, como en 
Imagen de Yagul, 1973), o de forma figurativa, creando sustitutos de su cuerpo Con 
flores, rocas, sangre, ramitas, tierra o fuego. Aunque con el tiempo la critica vio en 
esas obras una preocupacion por la muerte, ella relacionaba sus «Siluetas» con uteros 
tanto como con tumbas. Los conocimientos animistas de Mendieta reforzaron su 
concepcion de la naturaleza ciclica de la vida, en la que la muerte es principio y fin. 


Joan Campas: Arte y espiritualidad Traduccion/adaptacion de Eleanor Heartney: Arte & Hoy pp. 266-28925 







Ana Mendieta: Death of a Chicken , 1972 http://www.youtube.com/watch?v=X6mOKIJ17FQ 

Desde los inicios de su actividad artistica, el cuerpo tiene una presencia destacada en la obra 
de Ana Mendieta: constituye su tema y su obsesion. La artista se siente atraida en particular 
por el cuerpo de la mujer, que para ella es el sujeto pasivo de la violencia, el erotismo y la 
muerte, y al mismo tiempo es el instrumento y el material para la production de arte. De 
acuerdo con esta premisa, su propio cuerpo se convierte en eje de sus performances, acciones 
que parten de la misma idea del cuerpo femenino como victima del crimen y la violacion, pero 
tambien como lugar sagrado. En este sentido, las performances de Ana Mendieta son 
autenticos rituales de purification, donde la sangre, con sus connotaciones magicas y sus 
claras alusiones al sacrificio, asume un protagonismo inquietante. A Death of a Chicken (Iowa, 
1972), la artista, completamente desnuda, decapita un polio y lo deja desangrar a la altura de 
su pubis. Sin duda, la fascination de Mendieta por las leyendas y practicas religiosas 
afrocubanas que conocio en la infancia se refleja en esta faceta de su obra. En cambio, Rape 
Scene recrea el escenario de una violacion y un crimen. 
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Ana Mendieta: Silueta Works in Mexico, 1973-78. Ana Mendieta: Imagen de Yagul, 1973. 

Impresion cromogenica. 50,8 x 33 cm. 

Mas adelante, las performances de Mendieta derivan hacia una serie de obras que titulo 
Siluetas. En estas nuevas manifestaciones, la artista traslada su ambito de trabajo a la 
naturaleza, eliminandose ella misma como objeto material de su arte. A partir de este momento 
ya no le interesa tanto su propio cuerpo como la huella que deja este cuerpo. Inicia asi un 
periodo de intensa relacion con los cuatro elementos basicos de la existencia organica: la 
tierra, el fuego, el aire y el agua. Mediante las Siluetas , la artista juega con la dialectics 
presencia - ausencia. La huella, los contornos de un cuerpo realizados con ceniza, velas, 
flores, nieve o tierra aluden constantemente a las relaciones entre la muerte y la resurreccion. 
Se trata de un retorno de la artista a la tierra, de metaforas que explican el retorno al utero (la 
madre que se quedo en Cuba), de un enterrarse en la tumba (muerte), de la regeneracion de la 
vida (la silueta del cuerpo dibujada con flores), y en definitiva, de la libertad. 

La espiritualidad hfbrida tambien aparece en las tradiciones de America del Sur, donde 
se fusionan elementos del cristianismo y el chamanismo africano residual. Alison Saar 
crea esculturas que hablan de la practica del «conjuro», la invocacion de espi'ritus y 
fuerzas con fines beneficos o maleficos. Como los artistas tradicionales en los que se 
inspira, Saar emplea materiales encontrados que irradian sensacion de historia y alma, 
y acopla chapa, clavos, flores de plastico, velas votivas y matriculas a figuras de 
madera toscamente talladas. Un elemento recurrente es la sarten ennegrecida, sobre 
la que Saar pinta rostros de mujeres negras, convirtiendo con ello esos emblemas de 
las tareas domesticas en monumentos a las mujeres que los utilizaron. 
Esporadicamente las esculturas de Saar hacen referencia a sus antecedentes 
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africanos, como en Love Zombie, 1988, una robusta figura femenina con un 
compartimento clavado en el pecho que recuerda a las figuras fetichistas nkisi del 
Congo. Compton Nocturne, 1999, consiste en una figura de madera recostada con una 
cabellera elaborada con rai'ces o ramas oscuras que componen una suerte de arbol 
botella, un totem afroamericano que ahuyenta a los malos espiritus. Estas obras, 
fetiches actuales, vuelven a dotar la vida contemporanea de principios ancestrales. 



/ 

Alison Saar: Coup, 2006. Madera, cable, laton, objetos encontrados. 132.1 x 426.7 x 132.1 cm. 



Alison Saar: Compton Nocturne, 1999. Madera, botellas, chapa de techo. 71 x 198 x 56 cm. 


Joan Campas: Arte y espiritualidad Traduccion/adaptacion de Eleanor Heartney: Arte & Hoy pp. 266-28928 






Alison Saar: Tree Souls , 1994. Madera revestida de cobre. 487.7 x 640.1 x 274.3 cm. 

En el caso de artistas como Boonma o Mendieta, las tradiciones religiosas se 
convierten en vehi'culos para la exploracion espiritual personal. Otros indagan en la 
vertiente mas comunitaria, participativa y propia de performance del culto religioso, 
evidente en la tradicion del evangelismo cristiano, con sus cantos de invocation y 
respuesta, sus bailes en trance y el esporadico manejo de serpientes que, para los 
devotos imbuidos del espi'ritu de Cristo, expresa la fe. Mientras que su obra en cine y 
video se inspira en las peh'culas de Hollywood, las cintas de terror y el mundo del arte, 
el video de Christian Jankowski titulado The Holy Artwork, 2001, gira en torno al 
evangelismo. Jankowski trabajo con el telepredicador evangelista Peter Spencer en la 
creation de un sermon retransmitido que equipara la trascendencia del arte con la de 
la oration. Cuando el pastor esta exhortando al publico a aceptar la naturaleza 
sagrada del arte, el artista aparece en el escenario y se desmaya a sus pies, en un 
gesto que imita a los creyentes sobrecogidos por el espiritu. El predicador prosigue su 
discurso, con el cuerpo del artista en el suelo: «Christian tuvo que caer y dejar de ser 
el centra de atencion para conseguir que esta fuera una gran pieza de arte». El oficio 
concluye con un coro de gospel cantando un himno de alabanza a Dios mientras en la 
parte inferior de la pantalla aparece el numero de telefono para efectuar donaciones. 
The Holy Artwork se mueve entre la absurdidad, puesto que parodia la retorica 
moderna acerca de la naturaleza cuasi religiosa del arte, y la creencia autentica, pues 
tal retorica parece completamente aceptable para los devotos a quienes va dirigida. 
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Christian Jankowski: The Holy Artwork, 2001. DVD 16 minutos. 


El reverendo Ethan Acres, pastor evangelico y artista, emplea el arte para aproximar a 
la gente a Dios de forma mas seria y pura. Acres, oriundo de Alabama, paso su 
adolescencia predicando en congregaciones baptistas antes de licenciarse en Bellas 
Artes por la Universidad de Nevada y ser ordenado doctor honorario de la divinidad a 
traves de Internet por el World Christianship Ministries. Desde la decada de 1990 
Acres crea performances de inspiration religiosa que engatusan al publico («hagamos 
que el fundamentalismo vuelva a ser divertido», propugna). Ejerce su vocation en una 
capilla sobre ruedas (una caravana con una pila bautismal, tren de aterrizaje de 
neones y vitrales por ventanas), donde oficia matrimonios y exorcismos e imparte 
sermones en los que habla de la cultura popular, explora las tentaciones actuales del 
diablo y promete un estilo de redencion muy peculiar. Transmite tambien su comico e 
iluminador mensaje mediante esculturas hechas con materiales encontrados y poco 
tecnologicos que retratan parabolas y alegorias bi'blicas, asf como mediante 
fotografi'as que parecen inmortalizar milagros. Lamb of God, 1996, es un caballito 
mecedor de tamano natural suspendido del techo que da vueltas como una figura de 
tiovivo. Unos relucientes ojos de plastico lo convierten en el aterrador Cordero del 
Libro del Apocalipsis. 
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Ethan Acres: Lamb of God, 1996. Tecnica mixta. 91,4 x 91,4 x 45,7 cm. 


El artista de performances Ron Athey tiene una vision mas cri'tica de la tradicion 
evangelica. Criado por su abuela y su tfa para convertirse en pastor de lo que el 
mismo describe como una «iglesia pentecostal clandestina» donde eran habituales las 
curaciones por la fe, la glosolalia, los estigmas y las danzas espirituales, Athey es hoy 
un homosexual seropositivo cubierto de tatuajes tribales. Athey combina su acervo con 
simbolos rituales extraidos de los relatos de la Pasion de Jesucristo y los juicios de los 
santos en obras que indagan en sus conflictos internos y los estragos psicologicos y 
sociales del sida. El artista participa activamente en la subcultura sadomasoquista, de 
la que tambien se filtran elementos en su arte. Sus performances tienen titulos como 
Martyrs and Saints, 1992, o Deliverance, 1998, e incluyen espectaculos de colocacion 
de piercings, momificacion, flagelacion y sangrias. Athey afirma sentir una devocion 
especial por san Sebastian, un soldado romano que murio bajo las flechas por ofrecer 
ayuda a cristianos perseguidos. En la performance Sebastian Suspended 1999 No. 9, 
2006, Athey aparece suspendido de un andamio por unas cadenas enganchadas a 


Joan Campas: Arte y espiritualidad Traduccion/adaptacion de Eleanor Heartney: Arte & Hoy pp. 266-28931 






sus piercings. Athey tambien rememora las agom'as de Cristo colocandose una corona 
real de espinos. El artista alega que su obra le sirve para exorcizar el odio que 
acumulo contra si' mismo en sus anos pentecostales. Athey considera el masoquismo 
un juego transformador y catartico, y sus performances estan concebidas para recrear 
tanto los aspectos positivos como negativos de su experiencia vital. 4 



Ron Athey: Sebastian Suspended 1999 No. 9, 2006, http://www.youtube.com/watch?v=NQzl9oVOcT4 


James Lee Byars se planted la vida como una busqueda espiritual mas personal, 
aunque igualmente espectacular. El artista, fallecido de cancer en 1997, incorporo en 
su poco ortodoxa obra aspectos del arte conceptual, el minimalismo y las 
performances de Fluxus. Vestido de mago, con traje y chistera dorados y limitando la 
paleta cromatica de su obra al negro, rojo, bianco y dorado, no establecia distinciones 
entre arte, vida y practica espiritual, sino que lo transformaba todo en un ritual 
extravagante. El critico John Perreault lo describio como un cruce de mistico zen y 
dandi. Entre los sensuales objetos que produjo figuraban orbes dorados; «libros» de 
marmol y piedra caliza; murales con lunas crecientes, estrellas, circulos y torres de 
papel basados en la papiroflexia ceremonial japonesa, y esferas de cristal dispuestas 
en el suelo dibujando simbolos alquimicos. The Angel, 1989, consiste en 125 
delicadas esferas de vidrio soplado dispuestas en cuatro curvas, evanescentes como 
las burbujas, como si pudieran estallaren cualquier momento. En 1994 Byars creo una 
performance e instalacion titulada The Death of James Lee Byars en la que aparecia 
en un ataud dorado vestido con un traje de lame tambien dorado en una habitacion 
con las paredes forradas de pan de oro, como si anhelase convertirse el mismo en una 
reliquia religiosa. 


4 Athey, Ron: interview with Jurij V. Krpan». En Virus, 10 (enero de 1997). 
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James Lee Byars: The Angel, 1989. 125 bolas de cristal, 20 cm de diametro 
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James Lee Byars: The Death of James Lee Byars, 1994. Instalacion. 

El arte de Byars, centrado en la conversion en fetiche del cuerpo mortal, refleja una 
tendencia habitual en el arte inspirado en la religion: la tension entre lo material -con 
sus tentaciones, distracciones y deseos- y lo espiritual. En las tradiciones occidentales 
cuerpo y alma suelen considerarse fuerzas antagonicas, y el crecimiento espiritual 
exige esforzarse por domenar el cuerpo. En cambio, las tradiciones asiaticas, como el 
hinduismo, el budismo y el sufismo, tienden a considerar el cuerpo una mera ilusion y 
prometen la transformacion espiritual mediante la purificacion y la trascendencia de los 
deseos mundanos. En las ultimas decadas las tradiciones espirituales orientales han 
cosechado adeptos entre artistas y otras personas inquietas frustradas por el 
materialismo, el dualismo y el racionalismo occidentales. En las decadas de 1960 y 
1970 artistas como John Cage, escritores como Allen Ginsberg y Robert Pirsig, y 
gurus del LSD como Timothy Leary y Richard Alpert buscaron en el budismo zen una 
via de escape. Por su parte, mas recientemente, artistas de culturas asiaticas que 
trabajan en un entorno globalizado se han visto tambien sometidos a las influencias 
occidentales. La difusion del cristianismo en Corea o la generalization del consumismo 
en Japon han alterado los sistemas de creencias y la practica religiosa tradicionales. 
Las contracorrientes culturales han cedido paso a una idea mas global de la 
espiritualidad que combina elementos orientales y occidentales. 

Practicas orientales como el zen, el hinduismo o el sufismo se amalgaman 
asombrosamente bien con la evolution registrada por el arte occidental en los ultimos 
tres decenios. La estetica reductora del minimalismo, los experimentos perceptivos del 
posminimalismo y los objetos desmaterializados del arte conceptual aportan un 
vocabulario visual que sintoniza con los estados de conciencia espiritualmente 
alterados. Tal sintonia resulta evidente, por ejemplo, en la obra de Shirazeh Houshiary, 
cuyo arte se fundamenta en sus creencias sufies pero armoniza con el vocabulario 
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visual del arte occidental contemporaneo. El sufismo es una rama esoterica del islam 
que se centra en el conocimiento de uno mismo y preconiza la unidad fundamental de 
los mundos fi'sico y espiritual. Houshiary dice que sus esculturas, dibujos e 
instalaciones estan destinados a «revelar lo invisible)). Para ello utiliza el vocabulario 
formal del minimalismo, con sus cubos, cilindros y cuadrados, que en sus manos se 
convierten en recipientes energeticos. La escultura Breath II, 2004-2005, por ejemplo, 
es una torre de ladrillos vidriados en forma de doble helice que emite sonidos propios 
de las principales religiones: la llamada islamica del muecin a la oracion, un canto 
judio, exhalaciones de monjes budistas y una salmodia de la mistica cristiana del siglo 
XII Hildegarda de Bingen. El ti'tulo de la obra sugiere su intencion, que no es otra que 
la de transmitir la sensacion de hallarnos ante un ser vivo que respira. 



Shirazeh Houshiary: Breath installation Venice Biennale , 2013. http://vimeo.com/67564771 



Shirazeh Houshiary: Breath II, 2004-2005. Ladrillos de piedra caliza y equipo de audio. 6,5 x 1,2 x 1 
m. Instalacion en el Ritz-Carlton, Battery Park, Nueva York. Mayo de 2004 - abril de 2005. 
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Anish Kapoor: Cloud Gate, 2004. Acero inoxidable. 20,1 x 10,1 m. Millennium Park, Chicago. 


La geometri'a minimalista se transforma tambien en la obra de Anish Kapoor. Hijo de 
una hindu no practicante y un judi'o iraquf, Kapoor se hizo budista de adulto y desde la 
decada de 1980 trabaja con la luz y la percepcion para crear una experiencia de vacfo 
que, paradojicamente, rebosa energfa. Kapoor construye formas esculturales prfstinas 
a gran escala con hendiduras concavas revestidas de pigmentos aterciopelados en 
colores que van desde el azul marino hasta el amarillo limon. Los pigmentos absorben 
la luz de tal modo que, cuando el espectador se coloca delante de ellos, le resulta 
imposible ver su profundidad. Y es que parecen a un tiempo pianos e infinitamente 
profundos. En otras obras utiliza acero inoxidable curvado, con el que crea reflejos que 
distorsionan el espacio circundante al tiempo que incorporan al espectador en la obra. 
Una de las mas espectaculares es Cloud Gate, 2004, una escultura eliptica de 110 
toneladas elaborada con acero inoxidable reflectante e inspirada en la forma de una 
gota de mercurio. La critica ha asociado la obra de Kapoor con el concepto budista del 
vacfo, un estado de conciencia que existe fuera del mundo material, llegando a sugerir 
que el espectador podrfa incluso «tocar» el vacfo a traves de ella. 
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Anish Kapoor: Yellow, 1999. Fibra de vidrio y pigmento. 600 x 600 x 300 cm. 

http://www.youtube.com/watch?v=umVSGErfg8E 



Anish Kapoor: My Red Homeland , 2003. Pintura al oleo, cera, brazo de acero, motor. 12 m diametro. 
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Misticismo y modernidad tambien confluyen en la obra de Wolfgang Laib, maestro de 
los materiales efi'meros que convierte polen, cera de abejas, leche o arroz en formas 
geometricas que aluden a la vez al budismo, el hinduismo y el minimalismo Sus 
cuadrados de polen, que extrae meticulosamente de dientes de leon, ranunculos y 
otras plantas, se disponen en el suelo y retan al espectador a desbaratarlos con un 
estornudo o de cualquier otra forma. En este sentido recuerdan a los mandalas 
tibetanos, intrincados dibujos de arena coloreada que se barren una vez concluida la 
meditacion. The Five Mountains Not to Climb On, 1984, consiste en cinco montfculos 
de dorado polen de avellana dispuestos en el suelo en forma de cono. El ti'tulo de la 
obra alude a su vulnerabilidad, al tiempo que evoca el potencial de un cambio de 
escala mental. Laib construye tambien estructuras mas grandes, en forma de zigurat o 
sala, con bloques de amarilla y cremosa cera de abejas. Esas obras desprenden un 
aroma casi palpable, especialmente poderoso en el interior. A menudo comparado con 
Joseph Beuys, Laib se sume en una busqueda de la espiritualidad universal a traves 
de un lenguaje de materiales naturales, pero le preocupan menos los aspectos 
sociales del arte que a Beuys. Laib brinda mas bien objetos y espacios meditativos 
que se constituyen en el umbral de realidades alternativas. 



Wolfgang Laib: The five mountanins not to climb on, 1984. Polen de avella. 7 cm de altura 


Joan Campas: Arte y espiritualidad Traduccion/adaptacion de Eleanor Heartney: Arte & Hoy pp. 266-28938 








Michael Joo recurre a su bagaje coreano para incorporar elementos chamanistas en 
sus indagaciones en torno a la identidad, la historia y la ciencia, y a los tropos del arte 
conceptual para plantear una alternativa mas holfstica a la tendencia occidental a 
escindir cuerpo y mente, naturaleza y cultura. En algunas obras parodia la obsesion 
occidental por la razon cientifica y Neva a cabo experimentos con residuos del cuerpo 
humano como pueden ser lagrimas, orina o sudor para «demostrar» distintos 
estereotipos raciales. Saltiness of Greatness, 1992, por ejemplo, consta de cuatro 
montones de sal comprimida que supuestamente representan la production vital de 
energia de cuatro asiaticos famosos: Genghis Khan, Tokyo Rose, Mao Tse-tung y 
Bruce Lee. Otras obras proponen suavizar la racionalidad occidental mediante el 
pensamiento magico. Una de las piezas mas poeticas de Joo es Salt Transfer Cycle, 
1993-1995, que invita a las personas a abrazar los ciclos de la naturaleza. Esta 
performance en video se subdivide en tres partes. La primera documenta como Joo 
«nada» a traves de 900 kg de glutamato monosodico (E621), la sustancia salada 
artificial asociada con la cocina asiatica. En la segunda parte se representa una 
parodia de la evolution en el Gran Lago Salado de Utah al pasar Joo del nado a la 
position erguida, emergiendo del lago de sal como si de un extrano ser del Artico se 
tratara. En la ultima parte aparece sentado, desnudo y recubierto de sal en una salina 
en las montanas del norte de Corea del Sur. Mientras permanece sentado inmovil, un 
alee salvaje se acerca a el y lame su cuerpo, en una metafora de su union completa 
con la naturaleza. 
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El trabajo de Olafur Eliasson, pese a no ser abiertamente espiritual, refleja una 
preocupacion por la conciencia. Eliasson asimila el espacio en que debe instalar una 
pieza y lo transforma mediante alteraciones sutiles (o no) de luz, color, son ido y 
temperatura. En Your Now Is My Surraundings, 2000, instalacion en una galena 
neoyorquina, Eliasson retiro el vidrio del tragaluz, construyo una rampa bajo el y forro 
las paredes con espejos desde la altura de los ojos hasta los bordes del tragaluz. En el 
espacio resultante, las cabezas sin cuerpo de los visitantes se mezclaban con 
imagenes reflejadas y reales del cielo. Para una de sus obras mas ambiciosas, The 
Weather Project, 2003-2004, transformo el monumental Turbine Hall de la Tate 
Modern de Londres iluminandolo con un sol artificial gigantesco alimentado por cientos 
de bombillas amarillas. Completo el efecto de un dia invernal frio y soleado llenando el 
espacio con una ligera niebla. Tales obras, que alteran la perception, se inscriben en 
la busqueda actual de formas alternativas de conciencia, al tiempo que prescinden de 
cualquier vinculo directo con cualquier sistema de creencias o espiritualidad 
tradicional. 



Olafur Eliasson: The Weather Project, 2003-2004. Luz monofrecuencia, panel, maquina de 
niebla, papel de aluminio reflectante y acero. 26,7 x 22,3 x 155,4 m. Instalacion en el Turbine 

Hall de la Tate Modern, Londres 
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Olafur Eliasson: Your Now Is My Surraundings , 2000. Claraboya, espejos, baldosas de 
hormigon, caneria de desagiie, paneles de yeso, aislante, aire y estructura de metal. 
Instalacion en Bonakdar Jancou Gallery, Nueva York. 


Artistas como Houshiary, Kapoor, Laib y, de forma menos explfcita, Eliasson, intentan 
rehuir las limitaciones del mundo material mediante una espiritualidad inducida de 
forma perceptiva. Fred Tomaselli, producto de la contracultura de la decada de 1970, 
combina la fascinacion New Age por la espiritualidad oriental con un homenaje a la 
alteracion de la conciencia producida por las drogas alucinogenas. Tomando como 
referenda desde posters y caratulas de discos de rock psicodelico hasta disenos de 
mantas de los navajos, pinturas tantricas y decoracion islamica, Tomaselli crea 
decorativas pinturas con collage, muchas de las cuales contienen drogas legales e 
ilegales selladas bajo capas de resina transparente. Hojas de marihuana, pastillas y 
capsulas incrustadas, asi como insectos, flores disecadas y recortes de revistas de 
moda se transforman en elementos decorativos de composiciones que evocan 
galaxias en explosion, mandalas, ondas sonoras y densos paisajes selvaticos. Sus 
collages resultan a un tiempo visualmente atractivos y humoristicos. Estan repletos de 
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notas discordantes -como aves con ojos humanos recortados de revistas o bosques 
de arboles con hojas de marihuana- con las cuales el artista plantea temas como el 
conflicto entre naturaleza y cultura o entre sociedad y tecnologfa. Breathing Head, 
2002, presenta una imagen descriptiva de la idea de expansion de la conciencia. En el 
centra del collage, una cabeza hecha con multitud de ojos y recortes de color carne se 
convierte en el nucleo de un torbellino de h'neas hechas con hojas de verdad e 
imagenes de mariposas, pajaros y flores recortadas y pegadas. 



Fred Tomaselli: Breathing Head, 2002. Hojas de plantas, collage de fotografias, pintura acrilica, 
aguada y resina sobre panel de madera. 152,4 x 152,4 cm. 


Asf, Tomaselli hace suyos los anhelos utopicos de nuestro tiempo y los presenta con 
una mezcla de afecto e ironi'a. Convirtiendo la busqueda secular de trascendencia 
espiritual en su cabeza, sugiere que el parai'so no es sino una fantasia farmacologica, 
y nos recuerda que la dimension espiritual del arte contemporaneo puede adoptar 
muchas formas. Liberados del proselitismo religioso, Tomaselli y otros artistas 
contemporaneos que han hecho de la espiritualidad su tema revitalizan las 
inspiraciones arti'sticas mas ancestrales de modos sorprendentes. Frente a las 
aserciones sobre la incompatibilidad del arte y la religion, su apuesta pasa a 
fundamentar una miri'ada de maneras de explorar la vida, la muerte, la conciencia y el 
alma. 
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